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RESUMEN: En su obra poética Temblar. El sueño del pongo José María 
Arguedas claramente reivindica e ensalza la imagen del indio. Los poemas de 
esta obra antológica reflejan la condición mestiza de Arguedas y presentan lo 
que probablemente ningún poeta no mestizo ni quechua hablante podría hacer, 
brindar una visión no del “otro” sino del yo. PALABRAS CLAVES: José María 
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Dentro de la literatura hispanoamericana, la figura de José 
María Arguedas resalta por ser uno de los primeros escritores 
hispanoamericanos que expanden el corpus documental de la 
literatura precolombina1 como parte de un movimiento literario 
que tiene la misión de demostrar en sus escritos cuán valiosa era la 
cultura indígena. Al respecto ha subrayado Luis Rebaza Soraluz que 
“Luego de los conocidos trabajos de Manuel Suárez Mirava, Adolfo 
Vienrich, Jorge Lira y Jesús Lara, publicados durante los cuarentas y 
cincuentas, el análisis y la difusión de la poesía quechua son llevados 
a cabo por ‘escritores’, críticos, traductores, editores e impresores 
cercanos tanto a José María Arguedas (1911-1969) como a Emilio 
Adolfo Westphalen (1911)” (20). 
1 Véase Luis Rebaza Soraluz, “Arguedas y Salazar Bondy. La poesía quechua, el espíritu 
andino y la reconstrucción de un personaje artista”, p.19. 
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La crítica ha destacado de la obra de Arguedas la gran profundidad 
con la que “reivindica” la imagen del indio.2 Lo significativo de este 
escritor es, en palabras de Mario Vargas Llosa, que “A diferencia de 
sus predecesores, Arguedas no habla de los indios de oídas, no tiene 
de ellos una información precaria: los conoce desde adentro y es 
lógico, pues, culturalmente hablando ha sido un indio” (36). Será 
precisamente ese conocimiento interior lo que logrará que, tanto en 
su obra narrativa como poética, la figura del indio se presente sin 
una conmiseración o benevolencia que, según Vargas Llosa, exprese 
“una distancia entre quien escribe y aquello sobre lo que escribe” 
(39). 
El mundo poético de Temblar. El sueño del pongo, es un claro 
ejemplo de la intención de Arguedas de enlazar la cultura quechua 
con la hispana. Estos pomas reflejan su condición de mestizo –el 
texto está escrito tanto en español como en quechua3- y presenta lo 
que probablemente ningún poeta no mestizo ni quechua hablante 
podría hacer, brindar una visión no del “otro” sino del yo. El 
prólogo a la primera edición de Temblar. El sueño del pongo a cargo 
de Alberto Escobar nos adelanta el punto de partida de la poesía de 
Arguedas: “la contemplación de la realidad múltiple”; “el asombro 
o la adhesión”; “el amor o el odio acerados” y “el compromiso 
siempre”. Señala Escobar que “estos poemas pueden ser tenidos por 
himnos que en su oración destacan la fuerza del testimonio y el 
grito contra el tiempo: la voz que rueda de sus páginas se instala en 
una curva que avanza desde el período legendario y se aventura en 
el porvenir, con manifiesta voluntad de historia” (10). 
2 Según Salvador Bueno, Arguedas rompe con la visión del indio como gente 
degenerada, holgazana y corrompida, apenas con apariencia humana para presentarlo 
con todas sus cualidades, valientes y esforzados, dotados de una enhiesta dignidad, 
grávidos de una extraña y poderosa cosmovisión que los extraños, los mistis, apenas 
logran valorar (145). Sostiene que en su poesía no son quechuas solamente las 
palabras, sino el mismo latido vital que los alienta (145). Por otro lado, Elena Aibar 
Ray, por ejemplo, observa cómo Arguedas quería probar que la cultura india era muy 
valiosa visión de otros grupos y escribía como una forma de protesta para corregir 
la información equivocada sobre el indio por autores anteriores a él, y para tratar de 
mejorar la condición del nativo (171). Añade que “el escribir en quechua es una forma 
de protesta o de afirmación de una identidad nueva, la mestiza o transculturada” (171). 
3 Debido al desconocimiento de la lengua quechua sólo analizaré la versión española 
de los poemas. 
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Aunque no es hasta la década de 1960 que Arguedas escribe 
en quechua, ya desde muy temprano existía en él dicha intención. 
Al respecto John V. Murra explica que el Lima de los treinta estaba 
“lleno de gente que lo convencen, como trata de convencernos a 
nosotros hoy, de que los idiomas andinos no tienen futuro literario” 
(291). La obra poética de Arguedas escrita en quechua se puede 
observar, según Murra, como “una medida compensatoria por 
lo perdido en los años treinta”. Inicia el poemario con el poema 
“A nuestro padre creador Tupac Amaro”, una especie de himno-
canción profundo y cargado de significado. Desde la dedicatoria, el 
lector se topará con frases que apelan a los sentidos:4  
A Doña Cayetana, mi madre india, que me protegió 
con sus lágrimas y su ternura, cuando yo era un niño 
huérfano alojado en una casa hostil y ajena. A los 
comuneros de los cuatro ayllus de Puquio en quienes 
sentí por vez primera la fuerza y la esperanza. (15) 
La voz poética se remonta a su niñez, de la cual resalta la figura de 
la madre india y la del pueblo indio.  Por medio de esta dedicatoria, 
Arguedas demuestra su pertenencia a la cultura quechua: cuenta 
con una madre india y con el pueblo como familia.5  Cabe señalar 
que para la cultura quechua el ayllus, la comunidad, era lo que 
les brindaba identidad a sus miembros.  Apunta Julio E. Noriega 
en “La poesía quechua escrita: una forma de resistencia cultural 
indígena” que “El sujeto quechua no es el yo más su pueblo, es el 
pueblo mismo, la comunidad entera” (83).  
Una vez nos adentramos en el poema notamos el valor y la 
energía de la voz lírica: un “yo” fortalecido por la sangre de un otro, 
de un “tú”, en este caso de Tupac Amaro: 
Tus ojos de serpiente dios que brillaban como 
el cristalino de todas las águilas, pudieron ver el 
4 Salvador Bueno explica que la obra de Arguedas deviene acto de reconocimiento a 
esos hombres y mujeres que lo acogieron en su niñez (145).
5 Comenta Arguedas y lo cita Murra en Semblanza de Arguedas: ... en Puquio, 
viendo trabajar en faena a los comuneros de los cuatro ayllus, asistiendo a sus cabildos, 
sentí la incontenible, la infinita fuerza de las comunidades... (295). 
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porvenir, pudieron ver lejos. Aquí estoy, fortalecido 
por tu sangre, no muerto, gritando todavía. 
Estoy gritando, soy tu pueblo; tú hiciste de nuevo 
mi alma; mis lágrimas las hiciste de nuevo; mi herida 
ordenaste que no se cerrara, que doliera cada vez 
más. (15)
Ese “tú” le brinda ímpetu para seguir luchando, para seguir 
odiando, para seguir amando; no permitirá que la voz poética 
olvide. De ahí que no sanen sus heridas y duelan cada vez más. La 
voz poética deja ver que esas heridas permanecerán abiertas hasta 
que su pueblo vuelva a recuperar lo que es suyo.
El sincretismo religioso también se hace presente a lo largo del 
poema. Nos topamos con un dios indígena-cristiano / cristiano-
indígena. La voz poética le reza al hijo del Dios Serpiente, a Tupac 
Amaro, sin embargo también lo nombra Padre nuestro: “Padre 
nuestro, escucha atentamente la voz de nuestros ríos, escucha a los 
temibles árboles de la gran selva...” (16).  Más aún, en un momento 
le llama “padre, hermano nuestro, mi Dios serpiente” (17).  La 
semejanza con la ideología cristiana es palpable: Tupac Amaro es 
tanto el padre como el hijo y como el espíritu santo. Esta trilogía 
será la que alzará al pueblo y hará que la gente luche “hasta que 
nuestra tierra sea de veras nuestra tierra y nuestros pueblos nuestros 
pueblos” (17): 
Escucha, padre mío, mi Dios Serpiente, escucha: 
las balas están matando, 
las ametralladoras están reventando las venas, 
los sables de hierro están cortando carne 
humana... (17) 
Recordemos que para la cultura quechua en Tupac Amaro, 
como bien sostiene Aibar Ray, “se unieron dioses y hombres, y 
para la mentalidad indígena el nuevo Dios-héroe tiene cualidades 
especiales mágicas” (172).
Este poema revela dos realidades: la del indio que cargado de 
odio invoca a su dios para que no permita que su corazón deje 
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de odiar a aquellos hombres que lo han aplastado, humillado, 
despreciado, que le han quitado sus tierras, y la del indio puro y 
noble.  De un tono indignado y adolorido se pasa a uno conmovido 
e íntimo: quien hasta ahora había sido el Padre, el hermano y el 
Dios Serpiente, se convierte en el Padrecito mío. Este momento 
enternece precisamente por el cambio de tono. Se concentra tanto 
dolor en él que ha dejado de ser el guerrero para convertirse en 
un pequeño que le reza a su Padrecito y le recuerda el sufrimiento 
por el que atraviesa su gente: “ahora el corazón de los señores es 
más espantoso, más sucio, inspira más odio”, “han corrompido a 
nuestros propios hermanos” y los pocos que quedan de corazón 
limpio han bajado “a las ciudades de los señores” (18): 
Nos arrebataron nuestras tierras. Nuestras ovejitas se 
alimentan con las hojas secas que el viento arrastra, 
que ni el viento quiere; nuestra única vaca lame 
agonizando la poca sal de la tierra. Serpiente Dios, 
padre nuestro: en tu tiempo éramos aún dueños, 
comuneros. Ahora, como perro que huye de la 
muerte, corremos hacia los valles calientes. Nos 
hemos extendido en miles de pueblos ajenos, aves 
despavoridas. (18) 
La utilización del diminutivo (ovejitas en lugar de ovejas), la 
descripción de la última vaca que lame la poca sal de la tierra y la 
de ellos huyendo como un perro, resaltan la tristeza del pueblo, a la 
vez que presentan una estampa visual de su agonía y sufrimiento. 
El ir y venir entre un tono fogoso e íntimo es constante en 
el poema.  De pronto se percibe otro cambio en la voz poética; 
nuevamente regresan los hombres fortalecidos por “el azote, la 
cárcel, el sufrimiento inacabable, la muerte”. Hombres que no 
temen a la muerte porque sus vidas son más frías, “duelen más que 
la muerte” y que están dispuestos a luchar con lo único que les 
queda, con su corazón y su determinación: 
Al inmenso pueblo de los señores hemos llegado 
y lo estamos removiendo. Con nuestro corazón lo 
alcan zamos, lo penetramos; con nuestro regocijo no 
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extin guido, con la relampagueante alegría el hombre 
su friente que tiene el poder de todos los cielos, con 
nuestros himnos antiguos y nuevos, lo estamos 
envol viendo. Hemos de lavar algo las culpas por 
siglos se dimentadas en esta cabeza corrompida de los 
falsos wiraqochas, con lágrimas, amor o fuego. ¡Con 
lo que sea! (19)
La unión de cada uno de ellos transformará la ciudad de los falsos 
wiraqochas “en pueblo de hombres que entonen los himnos de las 
cuatro regiones de nuestro mundo...” Respecto a este poema Aibar 
Ray opina que “es una llamada a las nuevas comunidades nativas a 
que despierten y se rebelen contra la opresión de sus dominadores”. 
Observa que “Arguedas cumple una función de ser la conciencia 
social del grupo, al que incita la acción. Reafirma al mismo tiempo 
su fe en la victoria final de las comunidades indígenas” (172). Si 
bien Arguedas busca una rebelión contra sus opresores, el final 
que pronostica, añade Aibar Ray, es una sociedad no dividida sino 
“unida y feliz, sin odios ni rencores”: “Arguedas está sugiriendo la 
posibilidad de una nueva sociedad, donde los hombres puedan 
unirse con un propósito, donde todos puedan contribuir con su 
trabajo a mejorar la colectividad” (173).
Por otro lado, Mercedes López-Baralt en “Wakcha, pachakuti 
y tinku: tres llaves andinas para acceder a la escritura de Arguedas” 
sostiene que en este poema la esperanza mesiánica parte de la fusión 
de las nociones andinas conocidas como wakcha y pachakuti. 
Señala que al celebrar la memoria de Tupac Amaro, el último 
líder de la resistencia incaica, Arguedas “propone la restauración 
del orden primordial del Tawantinsuyo a manos de multitudes 
de desposeídos andinos que se yerguen desafiantes para ‘voltear el 
mundo’ cumpliendo el augurio del viento” (320). 
Son varios los momentos en los que se encuentra la huella de la 
“Elegía por la muerte de Atahualpa” (“Apu Inka Atawallpaman”).6 
No es de extrañar percibir alguna influencia de esta elegía en “A 
nuestro padre creador” ya que Arguedas tradujo una de las versiones 




de esta elegía (la versión de 1955). Veamos algunas semejanzas entre 
los poemas: 
Dicen que su amada cabeza ya la ha cortado 
el enemigo atroz; 
y que un río de sangre ya fluye 
bifurcándose por todas partes ...7 
     (“Elegía” 109)
... desde cuando tu hirviente sangre se derramó 
sobre la hirviente tierra.  
    (“A nuestro padre” 15) 
Tanto la sangre de Atahualpa como la de Tupac Amaro corren 
hacia todas direcciones y de ella se alimentarán: 
¿Qué hombre no lloraría 
por aquel que lo quiso? 
¿Qué hijo no estaría gimiente 
por su padre, 
doliente, corazón herido 
y sin amor? 
¿Qué paloma no estaría delirante 
por su compañera? 
¿Qué venado salvaje no llorará sangre 
por su amada, 
completamente despojado de su alegría?
    (“Elegía” 110) 
En los pueblos con su corazón pequeñito, están 
llorando los niños. 
En las punas, sin ropa, sin sombrero, sin abrigo, 
casi ciegos, 
los hombres están llorando, más triste, 
7  Utilizo la traducción de López-Baralt / Solá incluida en El retorno del Inca Rey: mito 
y profecía en el mundo andino.
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más tristemente que los niños. 
Bajo la sombra de algún árbol, todavía llora el 
hombre, Serpiente Dios
perseguido, como filas de piojos. 
Más herido que en tu tiempo; 
¡Escucha la vibración de mi cuerpo! 
Escucha el frío de mi sangre, su temblar helado. 
Escucha sobre el árbol de las lambras el canto de la 
paloma abandonada, nunca amada... 
    (“A nuestro padre”, 16) 
De igual forma que en la “Elegía” se llora la muerte de Atahualpa, 
en “A nuestro padre” el pueblo llora tanto la muerte de su querido 
dios como la desgracia en que vive. Parecería encontrarnos con un 
poema que concluye otro. Es decir, en la “Elegía” las preguntas 
retóricas sirven para plasmar el dolor, mientras que en “A nuestro 
padre creador Tupac Amaro” las oraciones, cargadas de sufrimiento, 
describen cómo luego de la muerte de Tupac Amaro, de las 
lágrimas derramadas por él, lloran por ellos mismos porque los 
están matando de poco a poco, pero a la vez le recuerdan que aún 
están vivos, que todavía son y que solamente él puede ayudarlos a 
levantarse nuevamente.  Es indicativo el hecho de que Arguedas 
utiliza la misma imagen que aparece en la elegía, la paloma. En el 
himno-canción está sola precisamente porque le arrebataron a su 
compañera. Ya no se encuentra delirante sino triste y melancólica 
cantando sobre el árbol de lambras. 
Por último, ambos poemas concluyen con la esperanza mesiánica: 
Tus dulces ojos que lanzan dardos de luz, 
ven y ábrelos, 
tus manos dadivosas, 
ven y extiéndelas; 
y con esa dicha reconfortados 
despídenos... 
    (“Elegía” 112)
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Baja a la tierra, Serpiente Dios, infúndeme tu aliento, 
pon tus manos sobre la tela imperceptible que cubre 
el corazón. Dame tu fuerza, padre amado. 
    (“A nuestro padre” 21)
Notemos como a diferencia de la “Elegía”, la voz poética del 
himno-canción es más potente, está convencida de que su Serpiente 
Dios bajará a la tierra y les infundirá su aliento. ¿Por qué este final 
tan esperanzador en Arguedas si él es testigo del atropello contra el 
pueblo quechua? Parecería que nuestro poeta busca brindarle a su 
pueblo el valor que sólo Tupac Amaro puede ofrecerle. 
En el poema “Qué Guayasamín”, por su parte, Arguedas le 
rinde un homenaje a Oswaldo Guayasamín, uno de los pintores 
ecuatorianos más importante del siglo XX.  En este poema se 
evidencia la admiración y el respeto que el poeta sentía por este 
pintor: 
¿Desde qué mundo, Guayasamín, tu fuerza se levanta? 
Paloma que castiga, 
sangre que grita...  (25)
La voz poética le otorga características sobrenaturales: sus ojos 
“descubren los mundos que no se ven” y sus manos, unas “que el cielo 
incendian”, parecen existir desde siempre (25). Si “A nuestro padre 
creador Tupac Amaro” presenta la esperanza de vengar al pueblo 
indígena, aquí la misión está cumplida. Guayasamín escuchó aquel 
“tiempo del dolor”, aquellos “días que hieren”, aquella “noche que 
hace llorar”, aquel “hombre que come hombres” y plasmó para la 
eternidad el sufrimiento del pueblo indio:
... para la eternidad lo fijaste 
de modo que nadie será capaz de removerlo,
lo lanzaste no sabemos hasta qué límites. (25)
Guayasamín será para la voz poética “el clamor de los últimos 
hijos del sol, el tiritar de las sagradas águilas que revolotean Quito, 
sus llantos, que acrecentaron las nieves eternas, y ensombrecieron 
aún más el cielo...” (25-26). En su obra se sintetiza el sufrimiento 
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humano porque representa la agonía de todos los que “reclaman y 
procuran” (26). Su voz retumbará “poderosa” e “inconteniblemente” 
porque cada vez que alguien observe alguna de sus pinturas estará 
escuchando los gritos de rabia y dolor de los pueblos oprimidos. 
Arguedas escribe el poema “Oda al jet” a su regreso de los 
Estados Unidos. Indica Murra que Arguedas “tenía enormes ganas 
de conocer este país en particular; tenía ilusiones acerca del pueblo 
norteamericano y de su democracia...” (267). Desde lo alto la voz 
poética tiene una visión abarcadora del país: de “poderosos ríos” 
convertidos en “el más delgado hilo que teje la araña” (29). A lo 
largo del poema se observa una unión entre lo terrenal y lo sagrado. 
Gracias al hombre se encuentra en el mundo de los dioses: 
Hombre, Señor, tú hiciste a Dios para alcanzar
    ¿o para qué otra cosa? 
Para alcanzarlo lo creaste y lo persigues ya de cerca (30)
Dios se percibe como una creación humana, alcanzable; por tal 
razón se le persigue de cerca. No importa cuál dios sea, si el Dios 
Padre, el Dios Hijo, el Dios Espíritu Santo, los Dioses Montañas, 
o el Dios Inkarrí, lo importante es que la voz poética se confunde 
con ellos: “Vosotros sois yo, yo soy nosotros, en el inagotable furor 
de este ‘jet’” (31). 
Dentro de ese pez de viento no existe un yo ni un tú, no existe 
la individualidad, sino la unificación totalizadora. “Bajo el suave, 
el infinito seno del ‘jet’” nuestra voz poética se siente “más tierra, 
más hombre, más paloma, más gloria... (30)”; sus “ojos se han 
convertido en los ojos del águila pequeña a quien le es mostrado por 
primera vez el mundo”; “el hombre es Dios” y él “es hombre” (31). 
Opina Gladys M. Ilarregui que “el infinito está en el ‘jet’ desde el 
cual el hablante lírico puede ver y comprender en otras proporciones, 
donde ‘mi cuerpo vuelve a la dulce infancia’ y el infierno es aquel 
lugar que ha dejado, el mundo de la carne humana, el de los dolores 
y las manchas” (85). Según ella, este poema “se rebela contra la 
presencia de esos mundos simbólicos registrados como antagónicos 
en la historiografía del poder colonial”. Añade además que: “En 
estas rebeliones se establece un ‘yo’ triunfante que ve en el hombre 
la felicidad última de todos los catecismos ilustrados, y del universo 
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mágico incaico antes de que antiguos dioses, se convirtieran en 
polvo, y fueran considerados ‘idolatrías’” (89).  
El poema “Llamado a algunos doctores”, aunque escrito 
inicialmente en quechua, se publicó por primera vez en español 
en el suplemento dominical de El Comercio. Sin embargo, subraya 
Murra que “el prestigio de José María y su protesta enérgica los 
obligó el próximo domingo a publicar también el texto original, 
pero sin la traducción” (“Semblanza” 286). Dedica Arguedas su 
poema a Carlos Cueto Fernandini y a John V. Murra por, como 
menciona López-Baralt, “comprender el mundo andino”: “Dicen 
que ya no sabemos nada, que somos el atraso, que nos han de 
cambiar la cabeza, por otra mejor” (39).
La utilización del indicador de oralidad “dicen” presenta dos 
realidades: la de los que dicen y la de la voz poética que representa 
a todos aquellos que son tildados de sentimentalistas con corazones 
que no convienen a los tiempos. Arguedas, explica Antonio Cornejo 
Polar, se dirigirá “a los hombres del ‘otro mundo’ para que entiendan 
los valores antiguos y permanentes de la cultura quechua; para que 
los respeten y hagan propios” (176). 
A diferencia de la voz poética, esos llamados sabios doctores 
no conocen “las paredes de los abismos en que el río suena” ni las 
“flores de papas” que “crecen en los balcones de los abismos”. Según 
Cornejo Polar en este poema, al igual que en “A nuestro padre 
creador Tupac Amaro”, “Arguedas apuesta a favor de un triunfo 
social y cultural del pueblo quechua” (175).  
El poeta tendrá la misión de abrirles los ojos y el corazón a los 
hombres del “otro mundo”: 
Yo, aleteando amor, sacare de tus sesos las piedras 
 idiotas que te han hundido. 
El sonido de los precipicios que nadie alcanza, la luz  
 de la nieve rojiza que, espantando, brilla en las  
 cubres; el jugo feliz de millares de yerbas, de 
 millares de raíces que piensan y saben, derra- 
 maré en tu sangre, en la niña de tus ojos. 
El latido de miradas de gusanos que guardan tierra y 
 luz; el vocerío de los insectos voladores, te los 
 enseñaré, hermano, haré que los entiendas. 
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Las lágrimas de las aves que cantan, su pecho que 
 acaricia igual que la aurora, haré que las sientas  
 y oigas. (40-41)
 Tiernamente invita al lector a acercase a él y a probar el “licor 
de mil savias diferentes, la vida de mil plantas” que ha cultivado 
(41). Obsérvese cómo hay un intercambio de papeles en el poema. 
La voz lírica será quien cure la fatiga del doctor, quien lo recree “con 
la luz de las cien flores de quinua”, lo refresque “con el agua limpia 
que canta”. No se dará por vencida, pero sobre todo no dejará que 
ningún desconocido le “corte la cabeza con una máquina pequeña”. 
Seguirá batallando hasta lograr que todos los del “otro mundo” 
validen la humanidad del pueblo quechua. 
La incertidumbre recae sobre el final de este poema: no sabe qué 
sucederá, si la muerte caminará hacia ellos, si vendrán esos hombres 
que no conocen. Sólo sabe que los esperarán en guardia como “hijos 
del padre de todos los ríos, del padre de todas las montañas” listos 
para combatir. 
Explica José María Arguedas que escribió “Temblar” “luego 
de haber visto bailar a mis hermanos, hijos del pueblo de Ishua, 
residentes en Lima” (49-50). Este poema, “uno de sus poemas más 
complejos y, aparentemente más, oscuros” representa, indica Sybila 
Arredondo en las notas a la edición de Temblar, “el enfrentamiento 
entre ‘una hambrienta serpiente’ (USA, el capitalismo) y los 
cóndores (nosotros, los nativos de América)” (50). Para Arredondo, 
de dicho enfrentamiento surgirá la liberación. 
En el poema aunque la sombra de su pueblo tiembla en un 
principio “ha tocado la triste sombra del corazón de las mujeres”, 
se destaca un tono esperanzador más adelante: “¡La sombra de los 
cóndores se acerca!” (35). Esta sombra que se acerca no es sangre ni 
montañas sino “el resplandor del Sol que llega en las plumas de los 
cóndores”. No se trata de una lucha entre los dioses indígenas y el 
dios cristiano; no viene ni “en nombre de las montañas sagradas” ni 
“a nombre de la sangre de Jesús” (35). Es una lucha entre el pueblo 
nativo de América y los extranjeros capitalistas.8 
8 Observa Salvador Bueno que el enfrentamiento de los cóndores latinoamericanos, 
contra la hambrienta serpiente que representa al imperialismo, sintetiza en forma 




Dicen que en los cerros lejanos
que en los bosques sin fin, 
una hambrienta serpiente, 
serpiente diosa hija del Sol, dorada, 
está buscando hombres. (35)
La serpiente, hambrienta de hombres, no descansará hasta 
encontrarlos. No obstante, tendrá que luchar fuertemente porque 
estos hombres no están solos; cuentan con “el corazón del Sol” y su 
resplandor. Todos unidos forman una sola sombra que tiembla “con 
la luz que llega” para vencer a la “serpiente dios” y beber su sangre. 
Una vez concluido este rito, la sangre ardiente llegará “alojo de los 
cóndores”, cargará los cielos y los hará “danzar”, “desatarse”, “parir”, 
“crear”, y surgirá una nueva vida libre de serpientes hambrientas. 
 “A Cuba”, el último poema recopilado en Temblar. El sueño del 
pongo, Arguedas lo escribe durante un viaje que realizó a La Habana 
en enero de 1968. Este poema al igual que los otros presenta la 
victoria de los oprimidos.9 Se encuentra al fin con el “pueblo que 
ama al hombre, pueblo que ilumina al hombre, pueblo que libera 
al hombre”. No habitan en el poema “serpientes hambrientas” ni 
hombres que juzgan despóticamente. No hay temor, no hay rabia, 
no hay dolor. El pueblo cubano se ha encargado de aniquilar “a 
nuestros asesinos” y ha levantado “al Hombre para conquistar el 
Universo y poseerlo con su corazón resplandeciente” (46). Cuba 
representa la victoria, la liberación, la unión, el renacer a un mundo 
sin opresores: 
Eres tú, ahora, pueblo de Cuba, simiente del mundo, 
del cielo y de la tierra, 
simiente inmortal, 
fruto del hombre eterno. 
Eres pequeña, 
pero no existe quien te pueda doblegar. (46)
9 Apunta Cornejo Polar que en este poema al igual que en Vietnam (poema que 
por no estar incluido en Temblar no vamos a analizar) los oprimidos son finalmente 
vencedores y los hombres hacedores de máquinas de guerra nada pueden contra la 
‘rabia’ hirviente de los humildes, resultan aleccionadores (176). 
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Con su obra poética José María Arguedas les brinda a las letras 
una visión pura del pueblo quechua y revela, como comenta Vargas 
Llosa “la verdadera realidad humana del indio, totalmente diferente 
de lo presentada por la literatura imperante” (37). Demuestra 
también que el quechua como él mismo comenta “es un idioma 
en el que se puede escribir tan bella y conmovedoramente como 
en cualquiera de las otras lenguas perfeccionadas por siglos de 
tradición literaria” (Arguedas 49). Sus poemas revelan un andino 
valeroso que no le teme a la muerte y, por medio de ellos, Arguedas 
logra que el lector se identifique con la cultura andina y sienta el 
olor de las raíces, de la lluvia, de las flores, en fin, de la tierra pura 
hispanoamericana, una tierra mestiza. 
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